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Музей Дж. Пола Гетти





Официальный сайт музея: denverartmuseum.org/getty.edu

Адрес музея: 1200 Getty Center Drive, Лос-Анджелес.

Телефон: (310) 440 7300.

Часы работы: Вторник — воскресенье: 10:00–17:30 (по субботам до 21:00).

Музей закрыт по понедельникам, 1 января, в День независимости, День благодарения и 25 декабря.

Проезд: на метро — линия 761, остановка «Sepulveda Boulevard».

Цены на билеты: вход свободный.

Фото- и видеосъемка: Разрешена некоммерческая фото- и видеосъемка без использования вспышки и штатива постоянной коллекции.

Информация для посетителей: На территории музея работает ресторан с панорамным видом на горы Санта-Моника, а на лужайке в Центральном саду можно устроить пикник, для этого специально отведено место со столиками и скамейками. Еду необходимо приобрести в кафе.

В музейном магазине представлен широкий выбор галантереи, сувенирной продукции и детских товаров.

В музее доступен бесплатный Wi-Fi.
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Здание музея
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Интерьер музея


Музей Дж. Пола Гетти — самый крупный художественный музей в американском штате Калифорния. Он располагает многочисленными интересными коллекциями. Здесь можно увидеть не только картины европейских мастеров разного времени — начиная со Средневековья и заканчивая XX столетием, но и произведения искусства Древних Греции и Рима, Киклад. Также в экспозиции представлены скульптура выдающихся европейских ваятелей, фотография, графика и много другое. Каждый посетитель обязательно найдет для себя в Музее Гетти что-то интересное и удивительное.
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В зале музея

Музей был основан по инициативе промышленника, одного из первых долларовых миллионеров Пола Гетти (1892–1976). Окончив Оксфордский университет в 1913, он стал трудиться в области продажи нефти и уже через три года заработал свой первый миллион. В 1953 магнат учредил «Трест Пола Гетти», главной задачей которого было финансирование научно-исследовательского центра, где помимо прочего готовили музейных работников, археологов, реставраторов. Будучи страстным собирателем произведений античного и средневекового искусства, Гетти составил обширную коллекцию. В 1954 на своем ранчо в Малибу в Калифорнии он открыл общедоступный музей.

В 1957 Пол Гетти стал самым богатым человеком на земле и сохранял этот титул до конца жизни. Большие средства он тратил на увлечение искусством и древностью. Примерно в указанное время Гетти решил воссоздать «Виллу папирусов», руины которой были обнаружены при раскопках итальянского Геркуланума еще в 1740-х. В 1970 он построил большой перистиль, точно воссоздающий типичный облик загородных вилл Древнего Рима. Здесь была размещена большая коллекция античной скульптуры, найденной в Геркулануме. Через несколько лет «Вилла папирусов» стала музеем.

По завещанию миллионера музейный фонд получил огромную сумму денег, что позволило музею стать самым крупным покупателем произведений искусства на ведущих мировых аукционах. Места для растущей коллекции не хватало, поэтому в 1997 по проекту известного архитектора Ричарда Меера в Лос-Анджелесе было построено новое здание. На это потратили около 1,2 миллиона долларов, что неудивительно, ведь даже для облицовки музея использован камень, привезенный из Италии. Часть стен выполнена из стекла, чтобы максимально обеспечить выставочное пространство естественным солнечным светом.
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В зале музея
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В зале музея

На первом этаже музея можно увидеть произведения древних мастеров, а также древние рукописи и рисунки. На втором размещены различные экспозиции, расположенные в хронологическом порядке — это позволяет посетителям проследить, как происходило развитие искусства, узнать, какие его виды доминировали в тот или иной период.

В Музее Дж. Пола Гетти ежегодно устраивается большое количество выставок, проходят программы для детей и взрослых. Курсы и лекции могут быть интересны не только простым зрителям, но и людям, профессионально занимающимся изучением искусства.

Помещения музея располагаются вокруг Центрального сада, они соединены между собой галереями. В саду приятно проводить время, созерцая различные растения, гуляя между водоемов и фонтанов. Так как музей Дж. Пола Гетти находится в районе гор Санта-Моники, для удобства посетителей действует фуникулер.

Ежегодно музей принимает более 1,3 миллиона человек, что делает его одним из самых посещаемых в Соединенных Штатах Америки.


[image: ]


В зале музея





Живопись XV–XVI веков
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Герардо Старнина. Мадонна с Младенцем и музицирующими ангелами. 1410
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Мастерская Рогира ван дер Вейдена (1399/1400-1464) Портрет Изабеллы Португальской. Около 1450, около 1500 — поздние дополнения. Дерево, масло. 47,3x36,2

Выдающийся нидерландский творец Рогир ван дер Вейден (настоящее имя — Роже де ла Пастюр) в 1432, окончив обучение у Робера Кампена, вступил в гильдию живописцев города Турне. После женитьбы он переехал в Брюссель, получил должность городского художника, стал руководить большой мастерской, где и был создан представленный в экспозиции Музея Гетти «Портрет Изабеллы Португальской».

Изабелла, герцогиня Бургундская, супруга Филиппа Доброго, (1397–1471), была восьмым ребенком Иоанна I, короля Португалии, и Филиппы Ланкастерской. Она получила хорошее образование, изучала иностранные языки и точные науки, а выйдя замуж, стала не только матерью наследников, но и блестящим дипломатом, сумевшим урегулировать многие конфликты.

Герцогиня изображена сидящей в трехчетвертном повороте к зрителю. В ее облике читаются самообладание, уверенность в себе. Богатство костюма и сложность головного убора подчеркивают высокий статус портретируемой. Из-за несовершенства рисунка ряд исследователей творчества ван дер Вейдена полагает, что данное произведение является копией, сделанной неизвестным художником с утерянной картины мастера.
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Андреа Мантенья (около 1430/1431-1506) Поклонение волхвов 1495–1505. Холст, темпера. 48,6x65,6

Андреа Мантенья — один из выдающихся мастеров итальянской живописи XV века. Имя этого художника впервые упоминается в 1441 в падуанских документах, он фигурирует в качестве приемного сына и ученика Франческо Скварчоне. В 1448 Мантенья в судебном порядке расторг договор об усыновлении, так как наставник присваивал себе все заработанные им деньги. С этого момента молодой человек стал самостоятельным живописцем. Вероятно, во время посещения Венеции он познакомился с Якопо Беллини, на дочери которого женился в 1453.

Крупнейшей работой мастера падуанского периода стали росписи капеллы Святого Христофора в церкви Эремитании. Помимо этого он выполнил алтарь для церкви Сан-Дзено в Вероне. В 1453 Мантенья получил приглашение стать придворным художником правителя Мантуи маркиза Лодовико II Гонзаго, но оказался в городе только в 1459. Здесь живописец также создал ряд фресок и станковых произведений на религиозную тему. С 1488 до 1490 он переехал в Рим, где по заказу папы Иннокентия VIII расписал капеллу в Бельведере.

Известное полотно «Поклонение волхвов» относится к позднему периоду творчества Мантеньи. Оно иллюстрирует евангельский рассказ о трех мудрецах, пришедших поклониться Младенцу Иисусу — царю иудейскому. Они увидели в небе звезду и, решив, что это знамение, последовали за ней, прибыли в Иерусалим, но, не найдя там Того, кого искали, отправились дальше. Звезда привела их в Вифлеем. «… Они возрадовались радостью весьма великою, и, войдя в дом, увидели Младенца с Мариею, Матерью Его, и, пав, поклонились Ему; и, открыв сокровища свои, принесли Ему дары: золото, ладан и смирну» (Мф. 2:9-11).

Мария с Христом изображены на первом плане, за ними стоит Иосиф. Над головами Святого семейства тонкой золотой нитью сияют нимбы. На восточных гостях — экзотические костюмы и драгоценности. Каспар — волхв с непокрытой головой — преподносит Младенцу изысканную чашу, наполненную золотыми монетами. Мельхиор, стоящий за ним, держит кадило, а Бальтазар — сосуд с крышкой. Персонажи изображены в неглубоком пространстве. Этот композиционный прием был заимствован Мантеньей из древнеримских рельефов.


[image: ]


Лоренцо Лотто (1480–1556) Мадонна с Младенцем и двумя донаторами. Около 1525–1530. Холст, масло. 85,7x115,6

Лоренцо Лотто — один из крупнейших представителей венецианской школы живописи. После непродолжительного успеха художник был вынужден переезжать из города в город в поисках заказчиков. В ранних произведениях мастера очевидно влияние Джованни Беллини, Антонелло да Мессины и традиций кватроченто. Полотна Лотто на мифологические и религиозные сюжеты зрелого творчества отличаются холодным колоритом и выверенностью композиции, но при этом заметны некоторые интонации маньеризма. Искусство живописца отразило противоречия и трудности эпохи, омраченной войнами и религиозной борьбой.

Известно, что мастер был знаком с Альбрехтом Дюрером — выдающимся немецким художником Северного Возрождения. Лотто впечатляли полотна современника, под влиянием коллеги в его картинах появляется острая образная характеристика персонажей.

Данное произведение заказное. Подобные полотна, изображающие донаторов, предстоящих какому-то святому, предназначались для размещения в часовне, реже — в доме. На этом заказчик вместе с супругой преклонили колени перед Девой Марией, которая держит на руках Младенца Христа. Иисус, протянув к пришедшим руку, благословляет их. Мать и Дитя изображены сидящими на фоне драпировки, ниспадающей тяжелыми складками. Она условно разделяет картину на два мира — духовный и земной. Пейзаж за окном — город на побережье. Колорит произведения строится на сочетании ограниченного количества цветов, но при этом создает легкую, мажорную атмосферу.
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Якопо Понтормо (1494–1557) Портрет алебардщика (Франческо Гварди (?)) 1528–1530. Дерево, масло.72,1 х92,1

Данное произведение является украшением коллекции музея. Оно создано Якопо Понтормо — представителем флорентийской школы живописи, одним из родоначальников маньеризма. Образование он получил в мастерских Пьетро ди Козимо и Андреа дель Сарто.

В период маньеризма сложился новый тип портрета, в котором ключевую роль играют драматическая острота образов, преувеличенная экспрессия поз и движений, удлиненные пропорции фигур. Художники словно стремятся превзойти природу, изобразить модель более прекрасной, чем она есть, притом образы полны напряженности и беспокойства. Нередко особое значение имеет виртуозная нервная линия.

Все эти черты можно увидеть в представленной работе. Хорошо одетый пехотинец стоит перед крепостной стеной. Он держит в руках алебарду — древковое оружие с комбинированным наконечником из копейного острия и боевого топора. Поза молодого человека полна достоинства и кажется даже несколько вызывающей. Понтормо в большинстве своих портретов много внимания уделял раскрытию характера модели, ее психологического состояния. В этой картине он подчеркивает высокомерие и в то же время уязвимость современной ему молодежи.
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Джованни Джироламо Савольдо (около 1480–1548) Мария Магдалина у гробницы Христа 1530-е. Холст, масло. 99x80

Джованни Джироламо Савольдо — итальянский художник, который также известен как Джироламо да Бришиа. О его жизни имеется немного сведений. Удалось установить, что около 1520 мастер переехал в Венецию, где оставался практически до конца своих дней. При этом он покидал город, чтобы выполнить заказы в Милане, Брешии.

Произведения Савольдо, созданные на религиозные темы, отличаются влиянием Тициана и Джорджоне. Его можно отметить и в полотне «Мария Магдалина у гробницы Христа», относящемся к позднему периоду творчества живописца. Художник изобразил Марию Магдалину около пещеры, где покоится тело Господа. Фигура молодой женщины скрыта золотистой шелковой тканью. Роскошь драпировки можно трактовать как намек на ее неугодное Богу прошлое. В нижнем левом углу картины — сосуд, символизирующий обращение к Иисусу и покаяние. Хотя Христос на полотне не представлен, Его присутствие читается через свет, которым озарена героиня.
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Ян Госсарт (около 1478–1532) Портрет Франсиско де лос Кобос и Молина Около 1530–1532. Дерево, масло. 43,8x33,7

Ян Госсарт, прозванный Мабюзе — нидерландский художник, писавший полотна на религиозные и мифологические сюжеты, а также портреты. Он испытывал сильное влияние итальянского искусства и считается родоначальником итальянизирующего течения, получившего широкое распространение в Нидерландах в XVI веке.

В портретах, созданных Мабюзе, главный акцент сделан на изучении натуры, много внимания уделено деталям.

Франсиско де лос Кобос и Молина был секретарем и советником Карла V по финансовым вопросам. Он изображен сидящим на фоне зеленой драпировки. Герой напряженно смотрит на зрителей. Его костюм украшен красным крестом и золотым медальоном, инкрустированным жемчугом и драгоценными камнями. Эти элементы являются эмблемами рыцарского ордена Сантьяго, названного в честь святого покровителя Испании.
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Аньоло Бронзино (1503–1572) Иоанн Креститель. Около 1542–1545. Дерево, масло. 154x53

Аньоло Бронзино является выдающимся представителем итальянского маньеризма. Творчество мастера разнообразно. Он писал картины на мифологические, религиозные, аллегорические сюжеты, фрески и большие алтарные полотна, также сочинял стихи. Бронзино создал новый тип парадного портрета, отличающийся торжественностью и замкнутостью композиции, холодным колоритом и точным рисунком. Сложность построения композиции, разнообразные ракурсы, пафосные жесты и эротизм свойственны большинству работ живописца. «Иоанн Креститель» — прекрасный образец его искусства.

Фигура мужчины дана в сложном повороте. Возникает ощущение, что Иоанну тесно в том пространстве, куда его поместил художник. Несмотря на то что поза героя кажется неестественной, его движения изящны и текучи. Необычный формат произведения выбран неслучайно — оно входило в состав алтаря, созданного мастером для часовни Элеонора да Толедо в палаццо Веккьо.
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Тициан (Тициан Вечелио) (около 1488/1490-1576) Венера и Адонис. Около 1555–1560, Холст, масло. 160x196,5

Тициан — один из ярчайших мастеров эпохи Возрождения. В отличие от многих современников он еще при жизни пользовался успехом и был признан. Живописцу заказывали картины короли и римские папы.

Учился художник в Венеции у Себастьяно Цуккато, Джентиле, а затем и Джованни Беллини. В 1507 он поступил в мастерскую Джорджоне, а когда в 1510 наставник умер во время эпидемии чумы, закончил несколько его картин.

В начале 1550-х испанский король Филипп II заказал Тициану серию из семи работ, в которую входило и полотно на популярный мифологический сюжет «Венера и Адонис». Он рассказывает о любви Венеры к храброму молодому охотнику Адонису. Богиня тревожилась за избранника, когда тот уходил в лес. Однажды во время охоты на кабана юноша погиб от клыков свирепого животного.

На данном холсте изображен момент, когда Венера пытается не пустить Адониса на охоту, где ему суждено погибнуть. Она удерживает его, умоляя не уходить, но он смотрит на нее бесстрастно. Его собаки пребывают в нетерпении, желая отправиться на охоту с хозяином. В отдалении от них, повесив лук и стрелы на дерево, уснул маленький амур, из-за чего и стал возможен конфликт главных героев. Диагональное построение композиции привносит в картину динамизм. Колорит основан на сочетании светлых золотистых тонов, но, несмотря на яркую и жизнеутверждающую цветовую гамму, в полотне ощущается напряжение, говорящее о надвигающемся несчастье.

Семь картин, созданных Тицианом для Филиппа II, ныне находятся в музее Прадо. Художник сделал несколько повторений «Венеры и Адониса», одно из них — в Музее Гетти.
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Тициан (Тициан Вечелио) (около 1488/1490-1576) Кающаяся Мария Магдалина 1555–1565. Холст, масло. 93x106,7

Данное полотно Тициана написано на религиозный сюжет. Но основной акцент художник сделал не на покаянии, а на духовном экстазе, который переживает святая. Полными слез глазами смотрит молодая женщина на небо. Ее взгляд полон раскаяния и скорби. Распущенные вьющиеся волосы рассыпаны по плечам. Руками Мария Магдалина прикрывает полуобнаженную грудь. Перед ней лежит раскрытая книга, а в некотором отдалении от Писания стоит небольшой белый сосуд — фиал. Героиня изображена на фоне горного пейзажа. Но мир на холсте не бесконечно прекрасен, как в других произведениях мастера, зритель видит густые облака, постепенно затягивающие небосвод. За спиной святой возвышается темная скала.

Художник пишет широкими динамичными мазками, используя напряженные цветовые аккорды, мерцающие тени, серебристый свет — все это позволяет создать образ, полный внутреннего движения.

Образ кающейся Марии Магдалины был очень популярен, известно, что только мастерская Тициана исполнила не менее семи подобных работ. Картина из коллекции Музея Гетти является уникальной, потому что в ней Библия лежит не на черепе, как в других вариантах, а на куске древесины.
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Ганс Гофман (около 1530-около 1591) Заяц в лесу. Около 1585. Дерево, масло. 62x75

Ганс Гофман специализировался на изображении природы, своими произведениями, эскизами и зарисовками снискал славу мастера натюрморта, также любил работать в технике акварели. Художник был большим почитателем выдающегося творца Северного Возрождения Альбрехта Дюрера. По словам биографа Гофмана, он так усердно копировал Дюрера, что многие его произведения были проданы как оригиналы великого немца.

На создание представленного произведения, как и некоторых других, автора вдохновила акварель Дюрера «Молодой заяц» (1502, Галерея Альбертина, Вена). В отличие от старшего коллеги Гофман изобразил животное в естественной среде обитания. Оно сидит на опушке соснового леса. Вокруг можно заметить улиток, ящерок, лягушку, бабочек, кузнечиков и других насекомых среди разных видов растений — все прописано с большим вниманием и детализацией. Равномерное освещение позволяет рассмотреть даже мельчайшие детали. Все эти представители флоры и фауны никак не могли существовать в одном пространстве в одно время года, художник намеренно свел их в своей картине, к которой есть множество зарисовок и штудий.



Живопись XVII века
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Герард Ван Хонтхорст. Музицирующая группа на балконе. 1622
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Питер Пауль Рубенс (1577–1640) Калидонская охота на вепря 1611–1612. Дерево, масло. 61,6x90,2

Питер Пауль Рубенс является основоположником и ярчайшим представителем фламандской школы живописи. Он работал в различных жанрах, помимо творческой вел активную политическую деятельность. Слава Рубенса была столь велика, что в его мастерской, являвшейся крупнейшим художественным центром страны, мечтал учиться практически каждый, кто решил посвятить себя искусству.

Сам живописец получил образование в мастерских Т. Верхахта, А. ван Норта и О. ван Веена, в 1598 вступил в гильдию Святого Луки, через несколько лет уехал в Италию изучать опыт творцов Возрождения. Соединив работы художников прошлых эпох с традициями национального искусства, он пришел к созданию своего стиля, который на протяжении его жизни совершенствовался. Так, на раннем этапе творчества, в который было создано произведение «Калидонская охота на вепря», в центре его внимания были, прежде всего, пластическая выразительность и динамизм сюжета. Достижению этих задач служили рисунок, колорит и композиционное построение.

Сюжет картины художник взял из произведения Овидия «Метаморфозы». Однажды царь Калидона Эней (Ойней) при свершении ежегодного жертвоприношения богам забыл сделать подношение Артемиде. Рассердившись, богиня охоты и плодородия наслала на его земли страшного вепря. Вступить в схватку с опасным и кровожадным животным решился сын Энея Мелеагр. Он пригласил принять участие в охоте храбрейших воинов Греции, среди них были Ясон, Нестор, Тесей, Кастор, Полидевк и Аталанта. Некоторые погибли в жестокой схватке, но при помощи друзей Мелеагру все же удалось победить зверя. Жаль, из-за его шкуры разгорелась ссора, приведшая к междоусобной войне.

Изображая эту историю, Рубенс сделал некоторые заимствования из картин итальянских мастеров, среди них — голова кабана и фигуры всадников, однако динамичное построение композиции, новаторская интерпретация сцены были его собственными находками.
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Питер Пауль Рубенс (1577–1640) Положение во гроб 1612. Холст, масло. 131,1x130,2

В коллекции музея хранится несколько полотен выдающегося фламандского мастера. Картина на религиозный сюжет «Положение во гроб», как и предыдущая, относится к раннему периоду его творчества.

В центре композиции изображено безжизненное тело Христа. Его поддерживают Иоанн Богослов, облаченный в яркое одеяние, и Мария напротив него, в отчаянии поднявшая к небу красные от слез глаза. За ее спиной, в некотором отдалении, плачет Мария Магдалина. На рану на Его левой кисти скорбно смотрит пожилая женщина. Мертвое тело Спасителя написано предельно реалистично. Голова склонена на бок, рыжие волосы разметались, зеленоватого оттенка кожа, кровь, струями стекавшая из раны, уже почти засохла, оставив яркие пятна на белой ткани и теле. Его бледность подчеркивается розовым цветом лица Иоанна. Такой натурализм призван показать зрителю физический ужас распятия Христа.

Стоит обратить внимание на стебли пшеницы под Спасителем, они являются намеком на хлеб, который, согласно церковной традиции, — эквивалент Его тела.
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Антонис ван Дейк (1599–1641) Портрет Агостино Паллавичини 1621–1623. Холст, масло. 216,2x141

Известный фламандский живописец, гравер и рисовальщик Антонис ван Дейк с самых ранних лет проявлял исключительные способности. Художественное образование он получил в мастерской X. ван Балена, а уже после того, как вступил в гильдию Святого Луки, начал работать с Рубенсом, в мастерскую которого пришел около 1617. Молодой творец принимал участие во многих крупных проектах своего наставника.

Представленный в экспозиции музея портрет Агостино Паллавичини принадлежит к раннему периоду деятельности ван Дейка. Он был написан в Италии, куда мастер отправился в 1621 и где пробыл около пяти лет. Будущий дож Генуи (Паллавичини занимал этот пост с 1637 по 1639) изображен сидящим в кресле около стола. Уже немолодой мужчина невозмутимо смотрит на зрителя. Он облачен в ярко-красную мантию, широкими складками окутывающую его фигуру. Белые манжеты и воротник подчеркивают торжественность одеяния Агостино. Художник виртуозно передает фактуры тканей, дерева, кожи и бумаги. В этом портрете можно отметить обобщенные формы, отточенный, изящный рисунок и, главное, редкостный дар ван Дейка как колориста.
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Жорж де Ла Тур (1593–1652) Драка музыкантов. Около 1625–1630. Холст, масло. 85,7х 141

Известный французский живописец Жорж де Ла Тур является одним из ярчайших представителей лотарингской художественной школы. Начало творческой карьеры художника было очень успешным. Он выполнил несколько крупных заказов Генриха II, впоследствии удостоился звания ординарного живописца короля Людовика XIII.

Де Ла Тур писал произведения на религиозные и бытовые сюжеты. Его творческий метод основан на традициях лотарингской монументальной скульптуры, достижениях утрехтских караваджистов и полотнах итальянских последователей Караваджо. Несмотря на различные влияния, стиль живописца отличается самостоятельностью и особой выразительностью. Герои его картин, как правило, изображены на нейтральном фоне, на первом плане и заполняют почти все пространство холста. Главное место в произведениях художника принадлежит эффектам искусственного освещения и подчеркнутой пластике фигур.

Представленное полотно относится к раннему периоду творчества мастера. На нем изображена простая жанровая сценка — драка музыкантов. Причину конфликта предположить трудно. Главные герои — в центре композиции. Человек слева угрожает своему противнику ножом и крючком от шарманки. Недруг отгораживается от него инструментом, напоминающим гобой, и брызгает старику в глаза соком лимона. У него за спиной стоят товарищи. Скрипач, улыбаясь, смотрит на зрителя. Волынщик рядом с ним лукаво усмехается. А вот пожилая женщина застыла в исступлении, словно умоляя дерущихся остановиться. Художник стремился дать персонажам индивидуальные характеристики, поэтому внес различные детали: гнилые зубы, грубую кожу, бородавки и прочее. Скрупулезно прописал он и текстуры ткани, покрытого лаком дерева.
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Хендрик Янс Тербюгген (около 1588–1629) Вакханка с обезьянкой 1627. Холст, масло. 102,9x90,2

Голландский живописец Хендрик Янс Тербюгген был одним из ярчайших представителей утрехтской группы караваджистов. Он учился в этом городе у А. Блумарта, после чего более десяти лет прожил в Италии и только в 1616 вернулся на родину, вступил в гильдию Святого Луки. Как правило, художник создавал картины большого формата, при этом всего с одним или несколькими персонажами. Крупные фигуры занимают практически все пространство холста. Выразительность им придает искусственное освещение, рождающее многогранную игру света и тени.

На представленном полотне изображена молодая женщина с полуобнаженной грудью. Задорно улыбаясь, она по-свойски наклонилась к зрителю. В руках героиня держит кисть винограда и золотую чашу, в которую выжимает сок из спелых ягод. Поза, румянец на щеках, игривая улыбка — все это подчеркивает ее опьяненное состояние. Рядом, на столике, на переднем плане, сидит маленькая обезьянка. Перед ней лежат орех, груша и виноград, но животное держит в руке маленькую гроздь, словно копируя жест женщины.

Стоит обратить внимание на мастерство, с которым Тербюгген написал детали полотна: фрукты, чашу, ткани, особенно — золотистый рисунок на красном шарфе, вплетенном в головной убор девы.
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Якоб ван Хальсдонк (1582–1647) Натюрморт с лимонами, апельсинами и гранатами. Около 1620–1640. Дерево, масло. 41,9x49,5

Известный фламандский живописец Якоб ван Хальсдонк прославился прекрасными натюрмортами. В детстве он вместе с родителями был вынужден покинуть родной Антверпен и переехать в Мидделбург. Там молодой человек получил хорошее художественное образование (предположительно, занимаясь у Амвросия Босхарта Старшего).

В 1608 Хальсдонк вернулся в Антверпен, вступил в гильдию Святого Луки и открыл собственную мастерскую. Здесь он женился, его сын Гиллис впоследствии продолжил дело.

Картины живописца пользовались успехом. Современникам нравилось, как он передает фактуру фруктов, их полупрозрачную, гладкую или бархатистую поверхность, изображает насекомых так, что их трудно с первого взгляда отличить от настоящих. Блестяще удавались ему дорогая посуда, цветочные лепестки и многое другое.

В «Натюрморте с лимонами, апельсинами и гранатами» красивая фарфоровая китайская чаша с яркими плодами стоит на непокрытом деревянном столе. Некоторые фрукты мастер показал разрезанными, продемонстрировав их сочность. Веточки с нежными белыми цветами цитрусов придают произведению особую утонченность.
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Адриан ван Утрехт (1599–1652) Натюрморт с дичью, овощами, фруктами и какаду 1650. Холст, масло. 116,8x249,7

Фламандец Адриан ван Утрехт родился, жил и работал в Антверпене. В 1614 он поступил в ученики к Херману де Нейту. Совершив ряд путешествий по Франции, Германии и Италии, живописец познакомился с творчеством различных мастеров. После возвращения в Антверпен в 1625 он вступил в гильдию Святого Луки, а через несколько лет женился на дочери своего коллеги-живописца. В это же время ван Утрехт организовал собственную мастерскую, набрал учеников. Его специализацией был натюрморт. На монументальных полотнах творец изображал охотничьи трофеи, различную снедь, гирлянды цветов, нередко вводил в композицию птиц. Также он писал фермерские дворы, рыбные рынки, кладовые.

Известно, что художник сотрудничал с Давидом Тенирсом Младшим, Якобом Йордансом и еще многими мастерами. Его полотна были чрезвычайно популярны среди современников. Картины ван Утрехта находятся в музее Прадо, Лувре, Государственном Эрмитаже и других всемирно известных коллекциях.

В Музее Гетти хранится большой «Натюрморт с дичью, овощами, фруктами и какаду». Белый попугай сидит на спинке стула, стоящего в некотором отдалении от окна. На сиденье лежит большое количество фруктов и ягод: виноград, сливы, груши, инжир, вишни, смородина, персики. Рядом, на столе и над ним, битые птицы и зайцы. В правой части композиции изображены артишоки, капуста, тыквы, а на втором плане — большая корзина с грушами и яблоками. Между овощами, фруктами и дичью сидит живая курица. В открытое окно на дальнем плане виден пейзаж. С большим мастерством ван Утрехт моделирует и сопоставляет различные фактуры: полупрозрачную кожицу ягод и бархатистую фруктов, птичьи перья, мех кроликов, колючие листья артишоков, бархат.
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Паулюс Поттер (1625–1654) Пегий. Около 1650–1654. Холст, масло. 49,5x45

Голландский художник Паулюс Поттер был выдающимся мастером пейзажного и анималистического жанров. За короткую, но творчески успешную жизнь он успел поработать в Делфте, где вступил в гильдию Святого Луки, Гааге и Антверпене. Живописец известен не только своими полотнами, но и натурными зарисовками и офортами.

Поттер одним из первых стал решать в холстах проблему передачи реального дневного освещения. Это выразилось не только в высветлении палитры, но и в использовании прозрачных теней. Мотивы картин автора очень просты. Чаще всего это пастбища с одиноко растущими деревьями и фермами. В произведениях анималистического жанра Поттер любил изображать домашних животных, которых наделял индивидуальными чертами.

В 1650-х мастерство живописца достигает рассвета и становится более камерным. Именно к этому периоду относится полотно «Пегий». Художник отказался от широких видовых ландшафтов, сосредоточив внимание на фигуре лошади. Она прекрасно вписана в окружающую среду. Свет и воздух, переданные в картине, определяют не только материальность изображенного, но и подчеркивают настроение.
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Михаэль Свертс (1618–1664) Портрет женщины. Около 1654. Дерево, масло. 49,1x38,3

Известно, что фламандский живописец и гравер Михаэль Свертс работал в Италии. В Риме он жил с 1645 по 1656, пользуясь покровительством папского двора, в этот период изображал жанровые сцены, быт простых обывателей. По невыясненным причинам в 1656 художник вернулся в Брюссель, где вступил в гильдию Святого Луки. Спустя некоторое время он обратился к религии, присоединился к иезуитам, позже совершил путешествие в Палестину, Сирию и Индию, где и умер в 1664.

Свертс был хорошим портретистом. Одна из его лучших работ этого жанра находится в коллекции Музея Гетти. Пожилая женщина, на голове которой белый шарф, слезящимися грустными глазами смотрит на зрителей. Ее образ решен реалистично и без какой бы то ни было карикатурности. Художник пытается показать красоту внутреннего мира своей героини, но при этом точно передает ее уже немолодую кожу, морщины, бородавку. В сочетании с мастерски написанной одеждой все это создает ощущение предельной реалистичности.


[image: ]


Герард Герардс Терборх (1617–1681) Служанка, доящая корову в сарае. Около 1652–1654. Дерево, масло. 47,6x50,1

Выдающийся голландский живописец Герард Терборх, мастер бытового жанра и портрета, родился в состоятельной семье, члены которой с увлечением занимались искусством. Художественное образование он получил у П. де Молейна в Харлеме. Благодаря своему природному дарованию Терборх довольно быстро добился блестящих успехов и в 1635 был принят в гильдию Святого Луки. Однако скоро он покинул город и отправился в Англию, затем в Испанию, Италию и Германию. Годы странствий расширили кругозор живописца, подарили ему новые впечатления.

В 1650 мастер возвратился в город своего детства — Зволле. Он с большим увлечением писал портреты современников, но в этот период в его творчестве начинают играть важную роль и произведения бытового жанра. Сценам из жизни простых людей свойственен созерцательный оттенок. В них нет активного действия, как правило, события происходят внутри интерьера и разворачиваются между несколькими персонажами, как, например, на данной картине. Девушка присела на корточки около животного и аккуратно сдаивает молоко в ведро. Ее движения спокойны и размеренны. Рядом находится еще одна корова, по всей видимости, «ожидающая» своей очереди. Терборх умел мастерски передавать различные фактуры, что и продемонстрировал в изображении предметов, разбросанных на первом плане композиции. Прекрасно прописаны грубо отесанный стул, кадка с водой, керамический кувшин, подушка, железные элементы на ведре и емкости с кормом для коров. Но, несмотря на большое количество деталей, художник фокусирует внимание зрителя на фигуре служанки, выделяя ее светом.
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Питер Хендрикс де Хох (1629 — после 1684) Женщина, собирающая еду для мальчика. Около 1660–1663. Холст, масло. 68,3x53

Голландский живописец Питер де Хох является одним из ярчайших представителей делфтской школы. Он учился в Харлеме, в мастерской Н. Берхема, впоследствии совершил ряд поездок по Европе, посетив Гаагу, Делфт, Лейден и Амстердам, черпая впечатления и знакомясь с творчеством других художников.

В 1654 де Хох переехал в Делфт, где женился и вступил гильдию Святого Луки. Этот период стал временем расцвета его деятельности. На своих полотнах мастер изображал неторопливое и размеренное течение жизни. Их главной героиней является женщина — заботливая мать, рачительная хозяйка или служанка. Домашний быт стал основной темой его искусства.

На картине из экспозиции Музея Гетти — мать, которая готовит для стоящего рядом сына обед в школу. О том, что ребенок собирается идти учиться, можно сделать вывод, посмотрев на вывеску «Школа» на здании, которое видно в проем открытой двери. В нише над ним лежат несколько книг и подсвечник со свечей — еще один намек на обучение. Мягкие переливы света от заднего плана к первому создают ощущение уюта и интимности.
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Мейндерт Хоббема (1638–1709) Лесной пейзаж 1667. Дерево, масло. 61x85,1

Мейндерт Хоббема является одним из самых известных голландских живописцев своего времени. Точных биографических данных о нем очень мало. Предположительно, Хоббема учился у выдающегося пейзажиста Якоба ван Рейсдала в Амстердаме. Впоследствии они вместе путешествовали, работая на натуре. В конце 1660-х Хоббема получил должность чиновника и на некоторое время оставил творчество. В 1668 он вступил в брак.

В отличие от наставника, который в большей степени предпочитал изображать «дикие» виды, художник выбирал сельские пейзажи: залитые солнцем деревья у дороги, деревенские домики, фермы, мельницы и водоемы. Его работы менее драматичны. При жизни мастера произведения не пользовались успехом, не оцененный современниками по достоинству, он, как Рембрандт и Ф. Халс, умер в нищете. В XVIII веке английские коллекционеры и художники открыли для себя картины Хоббемы. Сейчас музеи мира гордятся тем, что они есть в их экспозициях.

Музей располагает прекрасным произведением с изображением лесного пейзажа. На первом и среднем планах расположены небольшие озерца. Между ними — тропа, позволяющая пройти из одной части леса в другую. Этот путь совершила группа мужчин, некоторые остановились отдохнуть, в то время как другие продолжают движение. Собака задержалась у воды, наблюдая за утками. Неподалеку от животного, у другого озера, сидит рыбак. Сквозь деревья можно рассмотреть сельские постройки на заднем плане.

Хоббема с большим мастерством пишет затянутое облаками небо, листву, траву. Первый план, погруженный в тень, выразительно контрастирует с освещенной частью пейзажа.
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Apt Йоханс де Гелдер (1645–1727) Ахимелех передает Давиду меч Голиафа 1680-е. Холст, масло. 90,2x1 32,1

Арт Йоханс де Гелдер — голландский живописец и рисовальщик. Первые уроки он получил от С. Хогстратена, но вскоре покинул его мастерскую и, перебравшись в начале 1660-х в Амстердам, поступил к Рембрандту, став его последним учеником. Очень глубоко восприняв живописную систему наставника, художник пользовался ею на всем протяжении своего творчества. Он создавал картины на библейские сюжеты, реже — жанровые сцены и портреты. Все они исполнены в свободной манере. Чтобы придать полотнам большую выразительность, рельефность, де Гелдер густо накладывал краску на холст, использовал мастихин, обратную сторону кисточки, пальцы.

Влияние Рембрандта видно и в полотне «Ахимелех передает Давиду меч Голиафа». Оно иллюстрирует строки из Первой книги Царств: «…Я видел, как сын Иессея приходил в Номву к Ахимелеху, сыну Ахитува, и тот вопросил о нем Господа, и дал ему продовольствие, и меч Голиафа Филистимлянина отдал ему» (22:9-10). Священник стоит практически спиной к зрителю и пристально смотрит на Давида, который с благоговением принимает меч из его рук. Художник уделяет большое внимание деталям: украшает костюмы героев узорами, подчеркивает материальность и фактуру разнообразных тканей и материалов. Неглубокое пространство композиции, красно-охристый теплый колорит, трактовка формы, переливы света — характерные черты творчества мастера.



Живопись XVIII века
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Жан-Франсуа Лиотар. Мария Фредерик фон Рид-Алтон в возрасте семи лет. 1755-1756
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Себастьяно Риччи (1659–1734) Триумф Венеры. Около 1713. Холст, масло. 160x210,8

Себастьяно Риччи — представитель венецианской школы живописи, но на его стиль также повлияла болонская школа. Работам мастера свойственны сложный, как правило, светлый, колорит и декоративность композиции.

Риччи был довольно влюбчивым человеком, более того, однажды ему грозила смертная казнь за то, что он, оставив жену и ребенка, бежал в Турин с дочерью художника Джованни Перуццини Магдаленой. Только заступничество герцога Рануччо позволило мужчине избежать этой участи. Под покровительством Рануччо художник находился до 1694. После смерти герцога он работал в Милане, Венеции и Флоренции.

С 1712 по конец 1716 Риччи жил в Лондоне, исполнял заказы лорда Берлингтона. В этот период было написано данное полотно на мифологический сюжет.

По легенде, Венера рождена из пены морской. На картине обнаженная богиня восседает на троне в окружении своих многочисленных спутников. Маленький Купидон пухлой ручкой кладет на золотое блюдо веточки красных кораллов. Женщина, возвышающаяся над Венерой, держит длинную нитку жемчуга, который является традиционным украшением последней. Жемчужины можно увидеть и в прическе богини. На первом плане юный тритон трубит в раковину, хотя старший товарищ призывает его не шуметь.

Риччи изобразил героев в разных ракурсах. Спортивные и загорелые мужские фигуры контрастируют с нежными белокожими женскими телами. Вся группа представлена на фоне голубого неба с легкими облаками. У горизонта можно заметить розовые всполохи заходящего солнца.

Художник отказался от драматических жестов, ярких цветов, внутренней экспрессии — примет барокко, а использовал светлые и пастельные тона, декоративные элементы, движения героев изящны и грациозны, что свойственно рококо.
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Ян Юстус ван Хейсум (1682–1749) Ваза с цветами 1722. Дерево, масло. 61x80,3

Голландский художник Ян Юстус ван Хейсум, получивший образование в мастерской отца, создавал преимущественно пейзажи и натюрморты, известность ему принесли композиции из цветов и фруктов. В этих картинах виртуозно переданы детали, вплоть до таких нюансов, как пыльца, осыпавшаяся на лепестки. Нередко на листьях и цветах можно заметить различных жуков и бабочек.

Данное произведение является прекрасным примером творчества ван Хейсума. На мраморной столешнице находится терракотовая ваза с античным рельефом, в ней стоит великолепный букет. Здесь можно увидеть растения, которые цветут в разные времена года, в частности, анемоны, розы, тюльпаны, гиацинты, пионы, «Слезы Марии» (Рябчик императорский). Это говорит о щедрости природы и быстротечности жизни. Среди разноцветных лепестков, на которых кое-где видны капли воды, летают бабочки и насекомые.
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Джованни Баттиста Питтони (1687–1767) Жертвоприношение Поликсены. Около 1733–1734. Холст, масло. 95,3x128,3

Джованни Баттиста Питтони родился в Венеции, где и учился живописи у своего дяди Франческо Питтони, а позже у Антонио Балестры. Самостоятельным мастером он стал в 1716, когда вошел в гильдию венецианских художников.

В Музее Гетти находится полотно Питтони «Жертвоприношение Поликсены». Согласно древнегреческой мифологии, Поликсена была младшей дочерью Приама и Гекубы, невестой Евримаха. Однажды Ахилл увидел ее и полюбил, предложил ей руку и сердце и даже согласился прекратить воевать с Троей. Когда он тайно проник в город, чтобы увидеться с возлюбленной, то был убит Парисом, ее братом, направившим стрелу в пяту.

Питтони изобразил призрак греческого воина, который требует, чтобы дочь Приама принесли в жертву на его могиле. Поликсена одета в белый свадебный наряд. Она протягивает руку держащему нож и бесстрашно делает шаг вперед. Рядом с ней стоят греки и троянцы, они наблюдают за происходящим с разными чувствами.
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Бернардо Беллотто (1721–1780) Вид на Гранд-канал. Около 1740. Холст, масло. 135,3x231,8

Итальянский художник Бернардо Беллотто — мастер городского пейзажа, также известный как гравер. Он учился у дяди — Джованни Антонио Каналетто.

В первой половине 1740-х художник совершил поездку по северной части Италии. Затем он несколько лет прожил в Дрездене, откуда уехал в Вену с той же целью — писать город. Международная слава Беллотто постоянно росла, и в 1764 он принял предложение Станислава Августа Понятовского, короля Польши, стать его придворным художником и уехал в Варшаву. Здесь мастер прожил до самой своей смерти. Для замка монарха он запечатлел многочисленные виды столицы и ее окрестностей.

Данное полотно относится к началу творчества живописца, когда он еще учился у Каналетто. Ведуты были популярны в Венеции, их с удовольствием приобретали путешественники, чтобы иметь дома кусочек удивительного города на воде. На этом холсте на левом берегу расположено палаццо Пизани-Грити, фасад которого украшают арочные оконные проемы. На противоположном — церковь Санта-Мария делла Салюте, она доминирует в пейзаже правого берега. Виднеющийся готический фасад — аббатство Сан-Грегорио. На канале много гондол и парусных лодок, горожане заняты повседневными делами. Беллотто показывает Венецию такой, какой ее мог видеть любой его современник.
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Жан Батист Перроно (1715–1783) Магдалена де ла Гранж, урожденная Парсеваль 1747. Холст, масло. 52,5x64,9

Выдающийся французский художник Жан Батист Перроно известен не только живописными, но и пастельными и графическими работами. Он являлся одним из лучших мастеров, создававших портреты в технике пастели, однако добиться расположения королевского двора не смог. Заказчиками Перроно были преимущественно представители провинциального дворянства.

Живописец передавал характер и эмоциональное состояние героя через жесты, осанку, выражение лица, индивидуальность позы. Так, например, Магдалену де ла Гранж он изобразил в сильном трехчетвертном повороте к зрителю. Она сидит с прямой спиной, не касаясь спинки стула. Ее взгляд устремлен вдаль. На руках женщина держит большого серого кота. Ошейник питомца декорирован золотистыми колокольчиками. Украшение модели — темная атласная лента, расшитая крупными жемчужинами. Колорит произведения, построенный на сочетании оливковых, голубых и охристых тонов, отличается изысканностью.
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Юбер Робер (1733–1808) Отшельник, молящийся в руинах римского храма. Около 1760. Холст, масло. 57,8x70,5

Юбер Робер — известный французский живописец, декоратор, рисовальщик и гравер. Он был крупнейшим мастером архитектурного пейзажа с руинами и даже получил прозвище Робер Руинный. Художник учился у скульптора Р. М. Слодтца и живописца П. Ж. Каза. В 1754 он поступил во Французскую академию в Риме. Атмосфера, которая царила в Италии в это время, увлечение Античностью и археологическими раскопками определили тематику работ Робера. Много путешествуя, он делал большое количество зарисовок, впоследствии использовал их для картин.

Довольно часто мастер оставлял на полотнах подпись, помещая ее на стенах, памятниках, архитектурных обломках и прочем. Есть она и на данном холсте.

Художник изобразил интерьер полуразрушенной римской базилики. В ней коленопреклоненный отшельник, совершая молитву, не замечает трех молодых женщин, которые на цыпочках крадутся в храм, чтобы украсть цветы из вазы, поставленной им перед образом. Их спутница, забравшись на приставную лестницу, ветками пытается коснуться мужчины, принесшего сюда Библию, распятие, книги, четки и череп. Последние являются символами временности человеческого бытия. Этой идее служит и бывшая когда-то величественной архитектура.
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Жан-Батист Грёз (1725–1805) Прачка 1761. Холст, масло. 32,7x40,6

Знаменитый французский живописец и рисовальщик Жан-Батист Грёз является одним из крупнейших представителей искусства эпохи Просвещения. Образование он получил в мастерской Ш. Грандона в Лионе, а в 1750, переехав в Париж, поступил в обучение к художнику исторического жанра Шарль-Жозефу Натуару.

Главная тема творчества Грёза — бытовые сценки, имеющие морализирующий подтекст. Смысл его полотен раскрывается через мимику, жесты и многочисленные детали. Таким образом, картины живописца воспринимаются как своего рода рассказы.

Например, на холсте «Прачка» он изобразил девушку, занятую стиркой. В полутемной комнате находятся вещи: грязные, чистые, развешенные на просушку, мокрые, только что постиранные. Милая героиня в атласном платье сидит на невысокой кадке, согнувшись над тазом. Ее поза кажется неудобной для долгой стирки. Девушка лукаво и с некоторым вызовом смотрит на зрителя. За ее спиной на шкафчике стоят несколько тазов, натянута веревка, на которой сушится белье. Когда это полотно впервые появилось на выставке, критик Дени Дидро написал: «Эта маленькая прачка очаровательна, но она плутовка, я не стал бы доверять ей ни на дюйм».
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Томас Гейнсборо (1727–1788) Портрет Анны, графини Честерфилд 1777–1778. Холст, масло. 219,7x156,2

Томас Гейнсборо — выдающийся представитель английской художественной школы XVIII века. Он получил известность как портретист, но также создавал картины на бытовые сюжеты и пейзажи.

С 1774 в творчестве мастера начинается наиболее плодотворный этап. Он практически полностью сосредоточивается на заказах и пишет преимущественно портреты. К этому периоду относится и создание данного. Молодая женщина сидит около лестницы, ведущей в сад. Она погружена в свои мысли и смотрит вдаль. За спиной графини — парк. Темные листья дерева становятся выгодным фоном для ее фигуры. На Анне голубое атласное платье, на ее плечах — полупрозрачная, отороченная бахромой шаль. Волосы женщины уложены в модную высокую прическу.

Картина написана свободными, уверенными мазками. Широкой кистью Гейнсборо формировал складки платья, кистью меньшего размера — листья, прическу и пейзаж, а совсем маленькой расставлял блики, которые заставляют полотно играть всей полной красок.
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Джозеф Дюкре (1735–1802) Зевающий. Автопортрет 1783. Холст, масло. 114,3x88,9

Джозеф Дюкре — французский портретист, придворный короля Людовика XVI, помимо живописи занимавшийся графикой, миниатюрой, работавший пастелью. Первые уроки он получил у своего отца-художника, в 1760 в Париже поступил в ученики к М.-К. де ла Туру — мастеру в технике пастели.

В 1769 Дюкре отправился в Вену, где создал миниатюрный портрет Марии-Антуанетты, будущей супруги Людовика XVI. За свои услуги он был очень щедро вознагражден, удостоен звания барона и должности первого живописца королевы. После начала Французской революции художник уехал в Лондон и вернулся на родину только в 1793.

В период с 1780-1790-х Дюкре исполнил ряд автопортретов. В представленном он изобразил себя зевающим и потягивающимся. Неудивительно, что герой при этом облачен в домашнюю одежду. Художник создал несколько подобных работ, направленных на изучение физиогномики.
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Жан-Этьен Лиотар (1702–1789) Натюрморт. Чайный набор. Около 1781–1783. Холст, масло. 37,8x51,6

Жан-Этьен Лиотар — знаменитый швейцарский живописец и график. Он учился в Женеве у Д. Гарделля, в Париже в мастерской Ж. Б. Массе, а совершенствовал свое искусство в Риме. Некоторое время Лиотар жил на Ближнем Востоке, где увлекся его культурой. Привычка носить национальную одежду и длинную бороду принесла ему после возвращения в Европу прозвище Турецкий художник. Мастер работал в Париже, Лондоне, Амстердаме, Гааге и Вене.

Виртуозный колорист и рисовальщик при жизни снискал славу выдающегося портретиста. При этом он любил создавать пейзажи и натюрморты.

В начале XVIII века в Европе была достаточно распространена традиция пить чай из китайского фарфора. Лиотар часто изображал чайные и кофейные сервизы в зрелый период творчества. Скорее всего, это произошло из-за того, что портреты перестали пользоваться спросом. Сохранилось только пять полотен подобной тематики, одно из них находится в экспозиции Музея Гетти.

На столе стоит поднос с сервизом на шесть персон. Чай уже выпит, а чашки либо опрокинуты, либо перевернуты. Помимо них здесь находятся заварочный чайник, молочник, тарелка с бутербродами, миска и ваза с крышкой. Лиотар расположил дорогую посуду и серебряные ложки на простом и дешевом подносе.
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Жан-Жозеф-Ксавье Бидо (1758–1846) Вид на мост близ города Кавы Неаполитанского королевства 1785–1790. Бумага на холсте, масло. 20,5x27,5

Французский живописец, мастер пейзажа Жан-Жозеф-Ксавье Бидо получал образование в Лионе. В 1783 он отправился в Париж, где познакомился с Клодом Жозефом Верне, Жаном Оноре Фрагонаром и получил от них множество ценных советов, касающихся его произведений. В 1785 художник вместе со своим покровителем Дьюлаком уехал в Рим. Здесь он писал виды, нередко работал на пленэре. Его полотна отличаются тщательностью моделировки деталей, из-за чего в них отсутствуют легкость и воздушность.

Картина «Вид на мост близ города Кавы Неаполитанского королевства» была создана мастером во время пятилетнего пребывания в Италии. Здесь на фоне величественных гор теряются жилые постройки, разбросанные по холмам, покрытым деревьями. Колорит решен в серебристоголубых и желто-зеленых тонах, что придает пейзажу цельность и выразительность.
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Жан-Оноре Фрагонар (1732–1806) Фонтан любви. Около 1785. Холст, масло. 52,7x64,1

Одним из крупнейших мастеров эпохи рококо был Жан-Оноре Фрагонар — французский живописец, рисовальщик и гравер. Он работал в различных техниках и почти во всех жанрах. Особенно проникновенны полотна художника, изображающие лирические сцены. Они пленяют зрителей грациозностью рисунка, изяществом колорита и нередко пикантностью ситуации.

Образ фонтана любви возникает в поэзии Античности, а позднее и Средневековья. Именно в его воды амур опускал свои стрелы перед тем, как выпустить их в сердца людей. В 1700-х этот сюжет довольно часто использовался художниками. На картине Фрагонара полуобнаженные мужчина и женщина с нетерпением бегут к фонтану, чтобы испить из золотой чаши, которую им подают путти. Другие малыши резвятся в струях.



Живопись XIX века
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Поль Сезанн. Портрет Энтони Валабрека. 1869–1871
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Жак Луи Давид (1748–1825) Прощание Гектора с Эухарис 1818. Холст, масло. 86,9x102,9

Жак Луи Давид — известный французский художник, представитель классицизма и ампира, а также один из родоначальников неоклассицизма. В 1766 он поступил в Королевскую академию живописи в мастерскую Ж. М. Вьена, в период с 1775 по 1780 посещал занятия во Французской академии в Риме, изучал творчество художников эпохи Возрождения, а также античное искусство.

В своих картинах на исторические и античные сюжеты Давид стремился донести до зрителя идеалы, волновавшие Францию эпохи Просвещения, в то время как на его портретах — реальные, не идеализированные современники. И если после революции произведения портретного жанра становятся более детализированными и отличаются высоким мастерством, то работы на мифологические и аллегорические сюжеты делаются холодными и академическими. Часто в них строгий стиль сменяется изысканностью.

В 1818, находясь в Брюсселе, Давид написал полотно «Прощание Телемаха и Эухарис». Сюжет для него он заимствовал из романа Фенолона «Приключения Телемаха», который был опубликован во Франции в 1699. По существу, этот литературный труд расширил историю, рассказанную Гомером в поэме «Одиссей», и стал источником мотивов для художников XVIII — начала XIX века.

Сын Одиссея Телемах страстно влюбился в красивую нимфу Эухарис. Но юноша должен оставить ее и отправиться на поиски отца. На картине Телемах изображен в фас, а его любимая, обнимающая избранника за шею, — в профиль. Левой рукой юноша держит копье, а правую положил на бедро Эухарис, пытаясь успокоить девушку. Рядом с ним — собака, с нетерпением ожидающая команды.

Давид в этом произведении сопоставляет мужское упорство и женскую эмоциональность. Колористическое решение, строящееся на сочетании сложных тонов розового, синего и охры, характерно для исторических картин мастера позднего периода.
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Франсиско Хосе де Гойя-и-Лусьентес (1746–1828) Бой быков 1824. Холст, масло. 49,5x61

Франсиско Хосе де Гойя-и-Лусьентес — живописец и график, один из первых мастеров эпохи романтизма, выдающийся представитель испанской школы, воплотивший в своем искусстве трагическую судьбу и надежды родного народа, его бесчисленные страдания и нескончаемую жизненную силу. Реальные события служили для художника источником вдохновения. Он не просто изображал окружающую действительность, а выражал в произведениях личное отношение к тому, что происходило в его стране.

Представленное в экспозиции музея полотно «Бой быков» мастер написал в конце творческого пути. В это время ему было интересно экспериментировать с различными методами живописи. Художник очень свободно подходил к нанесению красочного слоя на холст, накладывал его не только кистью, но мастихином, пальцами и даже тряпкой.

Основное действие на картине сосредоточено на первом плане и композиционно смещено в левый угол. Художник противопоставляет людей и животное. Несколько человек отвлекают внимание быка, в то время как уставший от боя пикадор, сидящий на белой израненной лошади, собирает силы для решающего удара. Невдалеке уже лежит другое убитое животное. Гойя показывает негативные аспекты корриды. Темные пятна в сочетании со светлым тоном арены и яркими плащами некоторых участников действа вносят в произведение драматизм и напряжение.
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Каспар Давид Фридрих (1774–1840) Прогулка в сумерках. Около 1830–1835. Холст, масло. 33,3x43,7

Известный немецкий пейзажист Каспар Давид Фридрих является представителем романтизма. Художественное образование он получил в Копенгагене, а с 1798 работал в Дрездене.

На своих полотнах Фридрих изображал виды Южной Германии, пустынные дюны, поросшие деревьями скалистые горы, побережье и многое другое. Главная интонация — восхищение мощью и бесконечностью природы. Меланхолически отрешенные пейзажи мастера отличаются четким построением композиции, строгостью рисунка, тонким колоритом, светотеневыми эффектами.

С 1830-х в произведениях художника все чаще звучат нотки грусти и одиночества, нередко они перерастают в ощущение тоски — это можно отметить в полотне «Прогулка в сумерках». Опустив голову, пожилой мужчина идет мимо древних захоронений. Его окружает осенний пейзаж, окутанный сумрачным светом луны. Герой погружен в свои мысли, поэтому не обращает внимания на то, что день закончился и скоро наступит ночь. Голые деревья, словно призраки, сопровождают мужчину в его прогулке. Атмосфера картины полна романтической таинственности, меланхоличности. Колорит, аскетичный пейзаж, место действия, немолодой возраст изображенного говорят о некоторой неудовлетворенности героя, думах о бытие и смерти, обновлении и увядании.
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Жан Франсуа Милле (1814–1875) Человек с мотыгой 1860–1862. Холст, масло. 80,1x99

Жан Франсуа Милле — известный французский живописец и график, представитель реализма. Он занимался в Париже у П. Делароша, помимо этого изучал полотна старых мастеров, находившиеся в Лувре. Милле писал портреты, небольшие жанровые сценки, но его подлинный талант раскрылся в картинах, посвященных сельскому быту. В деревне Барбизон в колонии художников он жил и работал с 1848 до конца своих дней.

Данное полотно было выставлено на Салоне в 1863 и вызвало множество споров. Милле так писал о нем: «„Человек с мотыгой“ принесет мне критику многих людей, которые не любят, когда их занимают делами не их круга, когда их беспокоят». Герой картины, простой крестьянин, отдыхая, облокотился на мотыгу. На дальнем плане, в поле, женщина сжигает старую траву. Главной целью Милле было показать человека в сфере его трудовой деятельности. Он создает целостный образ мужчины, занимающегося сельским хозяйством. Утомленный тяжелой работой крестьянин написан с большой выразительностью: лицо лишено детализации, в нем нет индивидуальности, а фигура, словно гора, незыблемо стоит на возделываемой земле. Критика охарактеризовала автора полотна как человека «более опасного, чем Курбе».


[image: ]


Гюстав Курбе (1819–1877) Букет цветов в вазе 1862. Холст, масло. 97,8x73

Один из крупнейших французских художников XIX века, Гюстав Курбе был ключевой фигурой в развитии реализма. Помимо живописи он известен графикой и скульптурой. Образование Курбе получил в парижской Академии Сюиса, в Лувре он изучал полотна старых мастеров и Ф. Сурбарана. Художник работал во многих жанрах, писал пейзажи, портреты, жанровые композиции и натюрморты.

В 1847 Курбе посетил Голландию и был поражен искусством ее творцов, особенно ему понравилось, как они писали цветы. Во время своего пребывания на западе Франции Курбе создал около двадцати цветочных натюрмортов. Поселившись у Этьена Бодри, он с увлечением занялся изучением цветов в садах и оранжереях друга.

На полотне «Букет цветов в вазе» мастер изобразил растения, цветущие в разное время года, среди них — лилии, розы, гладиолусы, астры и маки. Подобным приемом пользовались голландские художники, которые с помощью ряда средств стремились воплотить аллегорию бренности жизни, ее скоротечности. В отличие от своих коллег Курбе на стал прибегать к точной детализации, а написал растения широкими пастозными мазками, использовал мастихин.
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Клод Моне (1840–1926) Натюрморт с цветами и фруктами 1869. Холст, масло. 81,3x100,3

Клод Моне — французский живописец, один из выдающихся представителей импрессионизма. В подростковом возрасте он был известен среди жителей Гавра как карикатурист. Там же молодой человек познакомился с пейзажистом Эженом Буденом и воспринял от него идею создания произведений на открытом воздухе. В 1859 Моне поступил в парижскую Академию Сюиса, а в 1862 — в мастерскую Ш. Глейра. Именно обучаясь у последнего, он познакомился с О. Ренуаром, Ф. Базилем, А. Сислеем, которые впоследствии стали его друзьями и сподвижниками.

Художник любил писать жанровые сценки, пейзажи, пронизанные солнцем, реже создавал портреты и натюрморты. Данное полотно он исполнил в Бурже во время путешествия по Сене. Несмотря на то что оно родилось в мастерской, в нем видны эксперименты, которые Моне активно вел в пленэрной живописи.

Выстраивая композицию, он отказался от традиций, принятых в реалистическом искусстве, и смело обрезал плетеную корзинку с грушами, цветы, стоящие в вазе, фрукты и гроздья винограда, кучками разложенные на столе. Благодаря этому кадрированию художник внес в работу элемент случайности. Все представленное в натюрморте он написал по-разному: широкими мазками — скатерть, отрывочными — яблоки, маленькими — лепестки. Цвета и рефлексы, взаимодействие света и цвета — эти живописные инновации, использованные здесь Моне, в будущем лягут в основу техники импрессионистов.
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Клод Моне (1840–1926) Портал Руанского собора в утреннем свете 1894. Холст, масло. 100x65

В 1892 Моне приступил к созданию серии полотен, посвященных Руанскому собору. В нее вошло около 50 картин, изображающих его готический фасад в разное время суток: с раннего утра до позднего вечера. Солнечный свет, озаряющий здание, творит с ним удивительные метаморфозы. Архитектура визуально растворяется в свете и становится эфемерной. Главная задача художника — демонстрация зрителям постоянства и изменчивости. Чтобы выполнить эту задачу, Моне организовал себе импровизированную студию напротив Руанского собора в передней комнате мастерской портнихи. Это дало ему возможность писать серию в любое время и погоду.

Из всех созданных картин художник выбрал около двадцати, которые счел наиболее интересными и законченными, для выставки в 1895. В их число вошло и полотно, представленное в экспозиции Музея Гетти. Серия была очень хорошо принята публикой и имела коммерческий успех.
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Пьер Огюст Ренуар (1841–1919) Прогулка 1870. Холст, масло. 81,3x64,8

Пьер Огюст Ренуар — французский живописец, график и скульптор, один из лидеров группы импрессионистов, начавший рисовать с ранних лет. Общение с А. Сислеем, Ф. Базилем и К. Моне привело его к выработке собственного стиля. Главным героем картин художника всегда был человек. Несмотря на работу на пленэре, он никогда не растворял материальные объекты в мерцающих светотеневых отношениях. Это можно увидеть и в данном полотне.

На картине изображена пара парижан, прогуливающихся в саду. Кавалер держит свою даму за руку и жестом приглашает ее пройти по тропинке. Сюжет близок произведениям французских мастеров XVIII века — Жана Антуана Ватто и Жан-Оноре Фрагонара, чьи работы Ренуар изучал в Лувре. Но в отличие от предшественников он, выстраивая композицию, придает ей черты случайности. Фигуры героев погружены в тень деревьев и кустарников. Солнечные лучи светлыми бликами ложатся на платье женщины, костюм ее спутника, тропинку, привнося в полотно легкость и свежесть, живое движение.
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Гюстав Моро(1826–1898) Деянира (Осень) Около 1873. Холст, масло. 55x45

Гюстав Моро — выдающийся французский живописец, представитель символизма. Его полотна на библейские и мифологические сюжеты оказали большое влияние на мастеров XX века. Нередко в картинах Моро появляются необычные образы, навеянные восточными сказаниями или античными легендами. В экспозиции музея находится прекрасный образец его творчества.

Деянира в греческой мифологии является женой Геракла и матерью их детей. Вместе с мужем она много путешествовала. Однажды они пришли к реке Эвен и встретили кентавра Несса. Он предложил перевести женщину на своей спине. Геракл же отправился вплавь и, когда вышел на берег, услышал крик возлюбленной — Несс пытался похитить ее. Сын Зевса смертельно ранил кентавра и освободил Деяниру.

На полотне Несс бережно держит женщину в руках. Ее изящный образ противопоставляется его мощной фигуре. Вместе они напоминают танцоров, застывших в сложном па. Фоном служит таинственный пейзаж с высокими деревьями и скалами, решенный в охристо-золотистых тонах. Моро попытался изобразить гармонию, которая может существовать между миром природы в определенное время года и человеком в определенную фазу жизни. Поэтому картина имеет второе название «Осень».
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Фернан Кнопф (1858–1921) Жанна Кефер 1885. Холст, масло. 80x80

Живописец, скульптор, график и теоретик искусства Фернан Кнопф является ярчайшим представителем бельгийского символизма. Он изучал юриспруденцию, но позднее перевелся в брюссельскую Академию художеств, где занимался в мастерской Ксавьера Меллери. В 1878 на Всемирной выставке в Париже Кнопф познакомился с Гюставом Моро и впоследствии обратился к символизму. Он создавал довольно реалистические картины, образы в которых трансформируются в символистичные знаки.

В 1880 мастер стал популярным портретистом. На данном полотне изображена дочь бельгийского скрипача и композитора Луи Кефера, который был другом художника. Жанна стоит на крыльце перед закрытой дверью. Одну руку она заложила за борт пальто, другую опустила. В позе ребенка читается неопределенность, некоторое противостояние миру. Ощущение усиливается сопоставлением масштабов роста девочки и размера дверей. Жанна с любопытством смотрит на зрителя, словно решаясь сделать шаг вперед. В отличие от большинства работ Кнопфа колорит этой построен в холодной серебристой гамме.


[image: ]


Эдгар Дега (1834–1917) Выздоравливающая. Около 1872–1887, Холст, масло. 65,1x47

Одним из выдающихся представителей импрессионизма был французский живописец, график и скульптор Эдгар Дега. Уже в раннем детстве он решил стать художником. Эдгару, родившемуся в состоятельной семье, не приходилось заботиться о зарабатывании денег, он мог полностью посвятить себя искусству. Мастер писал портреты, исторические (ранний период) и жанровые картины. Его творчество отличается большим многообразием тем. Дега любил изображать лошадей и скачки, красивых женщин: модисток, прачек, купальщиц и особенно балерин.

Личность позировавшей для данной картины неизвестна. Молодая особа устало держит голову левой рукой, правая безвольно опущена. Ее поза неоднозначна, взгляд кажется безжизненным. Но в холсте ничего не указывает на причину ее недуга. Художник передает сложное эмоциональное состояние своей героини. Эта работа довольно сильно отличается от других произведений Дега, изображающих женщин.
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Адольф Вильям Бугро (1825–1905) Молодая девушка, сопротивляющаяся Купидону Около 1880. Холст, масло. 57,8x81,6

Французский живописец Адольф Вильям Бугро является крупнейшим представителем салонного академизма. Он учился в парижской Школе изящных искусств, совершенствовал мастерство в Риме. Художник создавал полотна на исторические, религиозные, мифологические и аллегорические сюжеты. Он не только тщательно продумывал все свои картины, но и кропотливо прописывал их детали. Бугро ежегодно выставлялся на парижских Салонах.

В данном произведении полуобнаженная девушка сидит на невысоком постаменте. Она, улыбаясь, отталкивает от себя златокудрого малыша с белоснежными крыльями за спиной. Одной рукой Купидон держится за деву, чтобы не упасть, а другой пытается пронзить ее стрелой. Фоном для этой сцены служит пейзаж идиллической Аркадии.

Представленное в экспозиции Музея Гетти полотно является одной из авторских копий, сделанных художником с картины, экспонировавшейся на Салоне в 1880.
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Винсент Ван Гог (1853–1890) Ирисы 1889. Холст, масло. 71,1x93

Голландский художник Винсент Ван Гог — один из крупнейших представителей постимпрессионизма. Заниматься искусством он стал довольно поздно. Ван Гог учился в Брюсселе и Антверпене, но истинное мастерство, по его же словам, пришло с помощью «непрестанного изучения натуры и сражения с ней». В Париже творец знакомился с произведениями импрессионистов, изучал теорию цвета Э. Делакруа, увлекался японской гравюрой и живописью Монтичелли.

Наследие художника очень обширно. Он писал портреты, пейзажи, натюрморты, жанровые и религиозные композиции. В них Ван Гог стремился представить зрителю сущность изображаемых предметов и явлений, а также передать связанные с ними переживания. Напряженная работа, ряд разочарований, приведших к краху его надежд, обострили психическое заболевание. В мае 1889 художник попал в лечебницу для душевнобольных в Арле, через некоторое время его перевели в Сен-Реми. Здесь в течение последнего года жизни он создал около ста тридцати картин.

Полотно «Ирисы» написано с натуры в саду больницы. В нем заметно влияние искусства японской гравюры, оно читается в подчеркнутых контурах, необычных ракурсах, способах детализации.

Брат художника Тео выставил это произведение на Салоне Независимых в сентябре 1889. Его первым владельцем стал французский искусствовед Октав Мирбо, заплативший за картину триста франков. Ныне «Ирисы» считаются одним из самых дорогих полотен Ван Гога.
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Эдвард Мунк (1863–1944) Звездная ночь 1893. Холст, масло. 148,3x140

Эдвард Мунк — живописец, график, театральный художник и теоретик искусства — является, пожалуй, самым известным норвежским мастером. Его творчество слишком субъективно, чтобы отнести его к кому-то одному направлению. Произведения Мунка преисполнены мотивами смерти, болезни и одиночества. В какой-то степени живописец повторил судьбу своих героев. Оказавшись в лечебнице для душевнобольных, он познакомился с психиатром доктором Линде. С их дружбы началась история арт-терапии — исцеления искусством.

С 1880 в летние месяцы художник часто отдыхал на небольшом курорте Осгордстранда, расположенном к югу от Осло. Мунк был поражен красотой и необычностью этого места, таинством, которое наступает при заходе солнца, и отобразил свои эмоции на полотне. Мистический и меланхолический синий цвет, главенствующий в этом пейзаже, передает предчувствия и переживания мастера. Извилистой плавной линией он намечает берег, переходящий в массу темных деревьев. Белесый забор по диагонали выступает на первый план. На его фоне можно заметить неясные тени. На небе сверкают звезды, отражаясь в водах Осло-фьорда.
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Лоуренс Альма-Тадема (1836–1912) Весна 1894. Холст, масло. 80,3x178,4

Лоуренс Альма-Тадема, английский художник нидерландского происхождения, — один из самых высокооплачиваемых и известных в Викторианскую эпоху. Он писал полотна на мифологические и исторические сюжеты. В 1872 Альма-Тадема совершил продолжительную поездку по Европе, много времени провел на раскопках в Помпеях. В 1899 живописец был удостоен рыцарского звания.

Произведения Альма-Тадемы пользовались успехом у публики. Известно, что, когда в Голливуде принимали решение снимать картины на темы Древнего Рима и Египта, режиссеры изучали полотна этого художника. Так, например, некоторые сцены из фильма «Клеопатра» (1934) навеяны его работой «Весна», ныне находящейся в Музее Гетти.

Процессия из женщин и детей с корзинами цветов под аккомпанемент флейты, бубнов и свирели двигается по узкой улице Древнего Рима. Зрители, наблюдающие с балюстрад, аплодируют идущим. С большим мастерством Альма-Тадема передает атмосферу времени — через одежду героев, архитектурные детали, скульптуру и рельефы.
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Джон Уильям Годвард (1861–1922) Шалость и Покой 1895. Холст, масло. 58,4x130,8

Джон Уильям Годвард — английский живописец, начавший обучаться искусству довольно рано. В период с 1879 по 1881 он посещал занятия в классе архитектора, живописца и скульптора У. X. Вонтнера в Уимблдоне, затем — в Клэпхэмской школе искусств. С 1887 и по 1905 он регулярно выставлял свои полотна, но близкие не приняли его выбора и порвали с ним.

В 1912 Годвард покинул Англию, переехал в Рим, но в 1919 вернулся на родину. Художник пользовался поддержкой Лоуренса Альма-Тадемы, однако критика была настроена против его работ. Из-за травли рецензентов в возрасте 61 года Годвард покончил с собой, оставив записку с фразой: «Мир слишком тесен для меня и Пикассо».

На большинстве сохранившихся полотен изображены красивые женщины в восхитительных интерьерах или ландшафтах. Годвард изучал археологию, собирал артефакты, нередко запечатлевал их на своих картинах. Он очень любил писать шкуры животных, полевые цветы и мрамор.

В представленной работе «Шалость и Покой» молодая рыжеволосая девушка лежит на тигровой шкуре, постеленной поверх мраморного парапета. Фон полотна — отделанный разными сортами мрамора интерьер. Сидящая рядом красавица щекочет спящую. Обе одеты в полупрозрачные платья, стилизованные под хитоны, которые носили женщины в Древней Греции.
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Поль Сезанн (1839–1906) Молодая итальянская женщина у стола. Около 1895–1900. Холст, масло. 92,1x73,5

Поль Сезанн — выдающийся французский живописец-постимпрессионист, чьи эксперименты с формой и цветом оказали огромное влияние на развитие искусства XX столетия.

На данном полотне изображена молодая женщина, сидящая у стола, покрытого красивой узорчатой тканью. Опустив голову на согнутую в локте руку, она устало смотрит в сторону. В этой простой позе читаются некоторая заостренность и напряженность. Контраст белой рубашки, желтого платка и яркой ткани с темной юбкой и нейтральным фоном позволяет художнику передать атмосферу грусти.

Сезанн написал произведение крупными широкими мазками и, словно скульптор, вылепил лицо своей героини. Мастер не оставляет даже малейшего сомнения в физическом присутствии девушки в условном интерьере.



Скульптура XVII–XX веков
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Пьетро Чиприани. Венера Медичи. 1722–1724
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Адриан де Врис (около 1545–1626) Вставшая на дыбы лошадь. Около 1605–1610. Бронза. Высота — 49,5

Адриан де Врис — известный нидерландский ваятель, представитель Северного Возрождения. В начале 1580-х скульптор отправился в Италию. Здесь он трудился в мастерской Джованни да Болоньи, потом некоторое время обучался у Помпео Леони. В 1588 де Врис работал в Турине для Карла Эммануила I Савойского. В 1602 он стал придворным скульптором Рудольфа II и переехал в Прагу.

К пражскому периоду относится работа «Вставшая на дыбы лошадь», выполненная в любимом материале ваятеля. Врис создал более десяти статуэток, изображающих лошадей и лошадей со всадниками. Эта — одна из четырех подписанных.

Задние ноги служат единственной опорой большому и грациозному животному, чтобы удержаться в таком положении, конь перебирает в воздухе передними. От напряжения он открыл рот, раздул ноздри, а на его животе вздулись вены.
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Джованни Баттиста Фоджини (1652–1725) Вакх и Ариадна. Около 1690. Бронза. Высота — 40

Итальянский скульптор и архитектор Джованни Баттиста Фоджини является представителем позднего барокко. В 1673 по протекции Козимо III Медичи он отправился в римскую Академию Фиорентина. Вернувшись во Флоренцию через три года, Фоджини продолжил пользоваться покровительством именитого семейства, и в 1687 был назначен придворным скульптором, а потом и архитектором.

Вакх, удобно разместившись на камне, держит в поднятой руке виноградную гроздь, а в другой пустую чашу. Его волосы украшает лоза со спелыми ягодами. Они же лежат на коленях и у ног бога. Рядом сидит Ариадна, около которой стоит кувшин с вином. Прическа девы украшена венком из цветов. Фигуры персонажей полны выразительности и динамичности, в то время как их лица остаются бесстрастными и безэмоциональными.

Композиционное решение делает работу типичным примером флорентийской бронзы начала XVIII века.
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Франсуа Жирардон (1628–1715) Плутон, похищающий Прозерпину. Отлито около 1693–1710. Бронза. Высота — 106,5

Французский скульптор Франсуа Жирардон являлся одним из ведущих представителей стиля Людовика XIV. Он неоднократно бывал в Италии. В 1657 Жирардон стал членом Королевской академии, а в 1694 — ее президентом. Мастер принимал участие в оформлении дворца Воле-Виконт, Лувра, Тюильри и Версаля.

По заказу Людовика он создал монументальную мраморную группу, предназначавшуюся для украшения версальского сада. По задумке, четыре скульптуры должны были символизировать стихии: огонь, воду, землю и воздух. Данное произведение (в экспозиции Музея Гетти представлена бронзовая копия) отождествлялось с огнем, потому что Плутон — бог подземного царства и ассоциировался с Адом. Миф о похищении Прозерпины (в греческом варианте мифа Персефоны) был чрезвычайно популярен у художников эпохи Возрождения и барокко. Он рассказывает о дочери Цецеры, которая собирала цветы, когда ее увидел бог подземного царства и, оказавшись пораженным ее красотой, похитил ее, унес в свое царство. Большую часть года девушка проводит с Плутоном и только несколько месяцев — с матерью. Чтобы Прозерпина вернулась к нему, бог мертвых дал ей вкусить зернышко граната. Жирардон представил непосредственно момент похищения, очень динамично и драматично.
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Пьетро Чиприани (около 1680-до 1745) Танцующий фавн(?) 1722–1724. Бронза. Высота — 143,5

Итальянский скульптор Пьетро Чиприани являлся одним из самых одаренных мастеров своего времени, хотя сейчас его имя малоизвестно.

По заказу герцога Мальборо, для украшения его коллекции во дворце Блейнхейм в Оксфордшире, ваятель исполнил две работы — «Танцующий фавн (?)» и «Венера Медичи». На их создание его вдохновили античные скульптуры, которые со второй половины XVII века выставлялись в Уффици.

Раньше героя представленного произведения трактовали как фавна, теперь же считается, что Чиприани изобразил сатира. Этот персонаж известен любовью к музыке, озорству и вину. Здесь он одновременно играет на двух инструментах. Сатир поглощен музыкой, каждый мускул его тела напряжен.

После того как скульптура была отлита, Чиприани уничтожил модель, чтобы предотвратить повторения. «Танцующий фавн (?)» с момента своего создания постоянно хранился в помещении и никогда не являлся украшением сада или парка, поэтому сохранился до нашего времени в идеальном состоянии.
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Бартоломео Кавачелли(?) (1716/1717-1799) Кентавр. Без даты. Керамика, мрамор. Высота — 24,3

Во второй половине 1700-х мастерская известного скульптора, реставратора и коллекционера Бартоломео Кавачелли была чрезвычайно популярна у туристов, посещающих столицу Италии. Ваятель не только восстанавливал древние римские и греческие статуи и делал с них копии, но и создавал оригинальные произведения в античном стиле. Скульптор редко подписывал свои работы.

Героем данного изваяния является мифологическое существо кентавр — наполовину лошадь, наполовину человек. Гордо выпрямив спину, он, улыбаясь, смотрит на зрителя. В правой руке кентавр держит свирель, через другую переброшена звериная шкура. Постамент для фигуры исполнен из мрамора.

Это произведение было приобретено Музеем Гетти как древнеримская скульптура, происходящая из дворца императора Домициана. Однако в ходе исследований было выявлено, что оно сделано в 1700-х в мастерской Кавачелли и, возможно, является копией римского памятника.
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Джозеф Ноллекенс (1737–1823) Венера 1773. Мрамор. Высота — 122,7

Джозеф Ноллекенс — английский ваятель, представитель неоклассицизма. Родившись в семье художника, он очень рано начал обучаться искусству: скульптуре — в 11 лет в мастерской П. Шимейкера, рисунку — в школе в Сренде, посещал галерею герцога Ричмонда. В 1762 живописец совершил путешествие по Европе. В Риме Ноллекенс был известен как портретист. С 1771 художник жил и работал в Великобритании, пользовался покровительством Георга III, получал от него заказы.

В 1773 мастер изваял из мрамора «Венеру», которая ныне хранится в Музее Гетти. Замкнутость композиции словно приглашает зрителя полюбоваться округлыми формами красавицы. «Венера» является частью композиции «Суд Париса», включающей в себя также статуи «Юнона» и «Минерва».
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Клодион (1738–1814) Молодая девушка перед статуей Пана. Около 1775. Терракота. Высота — 45,1

Настоящее имя французского скульптора Клодиона — Клод Мишель. Первые уроки он получил у своего дяди Л.-C. Адана, а затем у Ж.-Б. Пигаля. Как и многие художники своего времени, Клодион совершил длительное путешествие в Италию. Его произведения, изображающие грациозных вакханок, прелестных нимф, дерзких сатиров, шаловливых амуров, — мир беспечной и счастливой юности, царства природы. Камерные работы мастера, свободно владевшего пластической формой, отличаются лиричностью. Его излюбленной темой стали праздники, танцы. Как правило, скульптурные группы автора состоят из двух-трех фигур.

В 1773 Клодион впервые представил свои работы на Салоне. Это принесло ему широкую известность и славу. Годами рассвета творчества мастера стали 1770-е. К тому периоду относится создание скульптурной группы «Молодая девушка перед статуей Пана». Она изображает весталку, которая подводит совсем юную девушку к алтарю Пана — бога дикой природы и пастбищ. Героини закутаны в тонкие струящиеся ткани. Стоящая перед статуей Пана курильница говорит, что жрица привела сюда спутницу для совершения обряда инициации. Присутствие в композиции Купидона — бога люби свидетельствует о том, что девушка готовится выйти замуж.
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Жан-Батист Карпо (1827–1875) Бюст Жан-Леона Жерома 1872–1875. Мрамор. Высота — 61

Французский скульптор Жан-Батист Карпо создал портрет друга — художника Жан-Леона Жерома (1824–1904), чья карьера была довольно успешной. Он писал полотна, главным образом посвященные быту и нравам античного мира и Востока. Жерому покровительствовал Наполеон, поэтому во время Парижской коммуны Карпо и Жером были сосланы в Лондон. Здесь скульптор и создал первый вариант портрета — в глине. Позднее появились исполненные в бронзе, терракоте, мраморе и гипсе.

Карпо изобразил друга довольно необычно. Голова героя немного повернута в сторону, его волосы взъерошены, взгляд напряжен, даже немного взволнован — скульптор хотел показать романтический характер художника, творца. Интересен прием, который использовал мастер для оформления бюста — неровности и сколы, это должно было создать впечатление древности скульптуры, будто она подверглась пагубному влиянию времени.
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Антонио Канова (1757–1822) Аполлон, коронующий сам себя 1781–1782. Мрамор. Высота — 84,7

Итальянец Антонио Канова — наиболее яркий представитель классицизма в европейской скульптуре XVIII века. Современники не жалели для него хвалебных эпитетов, сравнивая с лучшими мастерами Античности.

На создание этой статуи Канову вдохновил эпизод из «Метаморфоз» Овидия. Воспылав любовью к нимфе-орестиаде Дафне, Аполлон, получив отказ, стал преследовать ее. Прекрасная дева, убегая, воззвала к богам с просьбой спасти ее и превратилась в лавр. Чтобы возлюбленная всегда была рядом, страдающий Аполлон сплел венок и украсил им свою златокудрую голову. Скульптор изобразил в мраморе заключительную часть истории.

Обнаженный бог, покровительствующий наукам и искусству, стоит около дерева, на котором висят его лира и плащ. Гордо подняв голову, он венчает себя лавровым венком. Его расслабленная поза, широкая, хорошо развитая грудь, идеальные пропорции — все это выдает представления античных мастеров о том, как должен выглядеть бог. Однако статуя не является копией уже существовавшей. Это полностью самостоятельная работа Кановы.
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Джон Дир (1759–1798) Венера, лежащая на морском монстре с Купидоном и путти 1785–1787. Мрамор. 33, 7x58,4

Английский скульптор Джон Дир — представитель неоклассицизма. В 1777 он поступил в Королевскую академию художеств, параллельно обучался у К. Т. Картера, а после получил возможность за счет заведения несколько лет работать в Италии в качестве пенсионера.

Во время поездки и был создан представленный рельеф. Богиня красоты возлежит на спине козерога. Он несет ее через пенистые волны. Венера соблазняет монстра, смотря с нежностью и держа его за бороду. В ответ он языком касается ее пальца. На змееподобном хвосте, покрытом шерстью, сидит малыш — Купидон. Взмахнув крыльями, он уже натянул тетиву и готов пустить стрелу в сердце прекрасной девы. Невдалеке от него находится путти с горящим факелом. Дир с большим мастерством передал объемы разных планов, тем самым создав пространство.
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Жорж Минне (?866-1941) Подросток I. Около 1891. Мрамор. Высота — 43

Бельгийский мастер, барон Жорж Минне занимался не только скульптурой, но и живописью и графикой. В 1880 он поступил в Академию искусств на отделение архитектуры, а затем стал изучать скульптуру и живопись. Минне являлся членом художественного «Объединения XX», был знаком с Морисом Метерлинком, оформил несколько его книг. Однако наиболее широко он известен как ваятель.

В представленной работе обнаженный подросток стоит, широко расставив ноги, он прячет голову от окружающего мира. Через композицию ваятель передает эмоции и психологическое состояние юноши, которого обуревают отчаяние, тревога, стыд, тоска и в то же время желание бросить вызов обществу. Хотя скульптура имеет высоту всего 43 сантиметра, она выглядит очень монументально.
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Ян ван Хейсум. Цветы и фрукты. 1722. Фрагмент.

Следующий том
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Московский Данилов монастырь, созданный в конце XVIII века князем Даниилом Александровичем, младшим сыном прославленного в истории великого князя Александра Невского, по праву считается одним из первых центров духовного просвещения России. После возрождения монастыря в 1983 году со всех концов страны из храмов, от архиереев, священнослужителей сюда были переданы святые мощи угодников Божиих, ценнейшие древние и новые иконы, священные предметы. В обитель также вернулось несколько чтимых икон, принадлежавших прежнему Данилову монастырю, и частицы мощей его основателя.
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